第十一講  音樂的時代風格
本講次將介紹不同時代的音樂風格。
1、 中世紀時期
講述西洋音樂歷史，一般不會溯及古埃及、古希臘那麼遙遠的時代，多半從西元7、8世紀到13、14世紀時期的音樂開始討論，這段文藝復興以前的時期通常被籠統稱之為『中世紀時期』。

一、宗教音樂：葛利果聖歌（Gregorian Chant）
中世紀早期的宗教與世俗音樂，對西洋音樂的影響非常深遠。宗教音樂中對後世影響甚大的就是葛利果聖歌。葛利果聖歌即現在的天主教儀式音樂，在天主教傳統的儀式中所唱的歌泛稱為葛利果聖歌。
其由來是為了紀念西元604年去世的天主教教皇葛利果（Pope Gregory I）。他在世時，將辛勤收集的羅馬地區民歌，填上了宗教經文作為儀式演唱歌曲。葛利果教皇除制訂聖歌外，對於儀式與聖歌的搭配也有整體的規劃。
天主教最重要的儀式為『日課』與『彌撒』，皆有許多葛利果聖歌搭配進行。
葛利果聖歌特色：

1. 無伴奏(清唱)

2. 齊唱：所有人唱同樣旋律(非合唱，合唱是分聲部混唱)
3. 男聲（只由男生演唱）
4. 音樂上特質：無精確節拍，順著經文渾然天成展現旋律。例如，音樂沒有切分音、附點之類較精密的節奏。因為，當年制定聖歌的初衷，只是想以不一樣的方式表達經文，不用唸經的方式來吟誦經文，是一種吟誦式的風格。
〈例1〉《kyrie eleison 垂憐經》（彌撒經文的第一段）
kyrie (上主)  eleison(憐憫) 
彌撒經文全為拉丁文，獨第一段例外，是唯一保住希臘文的經文(此處寫法為拉丁化的希臘文)
       此二字前字字尾與後字字首同為e，唱時二字連音成為一體，無明確切割，帶有更多的旋律性。

第一句  Kyrie eleison 連唱三次            
第二句  Christe（基督） eleison連唱三次
第三句  Kyrie eleison連唱三次
每句雖然只有二字，卻用了無數的音階來唱，雖只是儀式音樂但已經非常注意美感。特別是最後一句，花腔綿延甚長。綿延、起伏、波動，莊嚴又具美感，此曲在歐洲代代傳唱已經千年，形成了悠遠的音樂傳統，對後來的西洋音樂歷史，產生了無比深遠的影響。
二、世俗音樂：遊唱詩人
任何時代皆有宗教音樂與世俗音樂，這時期的世俗音樂以遊唱詩人的音樂為代表。遊唱詩人音樂，可能是中世紀時期，由法國南方發展出來的一種歌唱藝術。因是世俗的音樂，故演唱時會隨性的以簡單樂器伴奏。

遊唱詩人的風氣是如何形成的？當時許多貴族風行旅遊，並隨身帶著許多家丁、隨從同行，其中有一類為作曲家。在旅程中，詩人常受景物激發靈感，即興作詩。朗誦即興詩時，同行的作曲家馬上為詩譜曲，譜好後隨即表演。這些音樂家可能並非貴族的僕人，以現今的觀點來說，比較類似宮廷樂師或音樂顧問的角色。
瞭解遊唱詩人音樂的背景後，我們可以想像，此類歌曲既是為了表達詩，因此形式非常工整，音樂順著詩句一句一句而來。
〈例2〉《當我看著雲雀飛翔》 – 中世紀法國遊唱詩人的曲子
此曲共有四個長句，每個長句中間都有一個簡單的間斷。此曲亦有上千年的歷史。

這是法國南方遊唱詩人所留下的歌曲，今天我們只能知道詩人的名字，卻無法知道作曲家為何人，因為只有主人的名字會流傳下來，隨從的名字不會流傳。這首歌曲的詩人叫ventadorn，作曲家名字則已失傳。 
演唱的語言是中世紀南法的一種方言，此種方言現今已經消失，歌曲顯得無比神秘。

歌曲主要是表現詩，因此儘管有樂器伴奏，但音樂似有若無，有如風鈴一般。

這時期的宗教與世俗音樂二個傳統，對西洋音樂影響遠大。此種風格持續到近14世紀才開始有了變化。
2、 新音樂時期：複音化

西洋音樂到了14世紀出現了『複音化』(對位)的發展，也許在世俗音樂尚不明顯，但宗教音樂則非常徹底。因為複音化的現象在14世紀已經明確出現，故其發生時間應該早於14世紀。
複音化：唱歌不再只是一個旋律，而是同時有兩個旋律進行。
因為複音化使音樂出現嶄新的面貌，故在音樂史上稱14世紀為『新藝術時期』，所謂的『新』，指的就是出現了複音。比如，當時的彌撒音樂，就出現了二個聲部同時進行的情形。
〈例3〉《kyrie eleison 垂憐經》(新藝術時期)
演唱次數仍是三次不變，但演唱的方式已經改變。
第一次 複音化。(聲音綿延，並非單純為儀式演唱，也在表現音樂之美)
第二次 單音風格（原來的風格，眾人唱同樣的旋律）。

第三次 複音化。

全世界只有歐洲有複音的傳統，並且是有意識的長期發展這個傳統。複音化的現象出現後就一直保持下來沒有消失，原來的單音傳統也與複音並行流傳下來。

複音化的《kyrie eleison 垂憐經》，其特色是都在唱kyrie eleison，但各唱各的，卻又形成一個完美的整體。

3、 文藝復興時期

複音音樂在14世紀時期的發展仍屬草創，到文藝復興時期發展成熟，已無青澀、粗糙感。
〈例4〉Palestrina，《kyrie eleison 垂憐經》(文藝復興時期)

Palestrina是文藝復興最偉大的作曲家。此時，《垂憐經》的聲部已增加至最高音soprano，由於當時女生尚不能進入教堂，故最高聲部由童聲演唱。
複音化的垂憐經在文藝復興時期的改變有：(1)聲部增加(2)聲部的搭配（和聲）較渾然豐富(3)節拍穩定(4)不同聲部起止錯落不一，形成綿延感。

這是文藝復興時期宗教音樂的典範，二百年內，所有的宗教音樂都是如此，一唱二百年。此曲速度不算慢，滔滔不絕的聲響，卻有難以言喻的內在寧靜，是最為人稱道之處。
這是最典型的文藝復興時期音樂的代表，如此成熟的複音音樂，風行二百年不墜，到了巴洛克時期，它就消退了。經過巴洛克時期到今天約有四百多年時間，再也沒有出現過這麼輝煌的複音音樂。
小結

文藝復興時期音樂特色：1.清唱2複音（非常成熟的複音風格）.
肆、文藝復興晚期的轉變

歷史上常見物極必反的現象。文藝復興晚期，新的表現方式使新時代即將來臨。大約接近17世紀時，人們對發展了二百年的複音音樂漸感厭倦，音樂又漸漸朝向單音發展，甚至有些宗教音樂已出現和聲式的。
〈例5〉Allegri，《miserere垂憐經》，文藝復興晚期音樂

前一個時期多線條同時進行的複音音樂，已凝固成一個個塊狀。音樂的複音比以前減弱很多，有一點像合唱。

此曲為Allegri 在1683年為復活節所作，完成以後，年年的復活節在羅馬的彼得大教堂必定演唱此曲，一直持續到1870年。
Allegri是羅馬教皇的作曲家，所作的樂曲皆屬教皇的財產不能外流。有一年莫札特在彼得教堂聽過演出之後，僅憑記憶寫下了完整的樂譜。這是一個真實的故事。實際上，以莫札特的才氣聽寫此曲不會太難，因為這種音樂多半有其模式，只要能掌握到這個模式，音樂後面的寫法就可掌握。但如果是前面Palestrina所寫的曲子，恐怕無法聽寫出來，因為太複雜了。Allegri的曲子，曲風已經由複雜簡化了。

此曲另外一個特色是漸進式收尾。

此曲也深具歷史意義：音樂風格經過了非常複雜的複音時期後，又再找出單音的軌跡。到了巴洛克時期複音獨霸局面已被打破，以後複音、單音二者並行。
伍、巴洛克時期

文藝復興200年是清唱及複音風格的高峰，此時漸漸又回到單音的、和聲的傾向。此外，有些樂器經過改良，已可勝任技巧艱難的音樂，此時出現了樂器曲。

巴洛克時期是西元1600—1750年，音樂史上非常熱鬧的時期

1.複音不再獨霸，複音、單音二者並駕齊驅。
2.器樂曲出現
3.歌劇產生
由這三點即可知巴洛克時期，音樂的發展非比尋常。
一、樂器曲：巴洛克時期以前，不重視器樂曲，樂器一般僅當作伴奏之用。
1.管風琴

管風琴在中世紀時已經出現，但結構很小，可由演奏者拉著四處演奏。這種管風琴是不可能演奏巴哈那些複雜的管風琴曲。但到巴洛克時期，管風琴已經大為不同，管風琴發展完備後，巴哈才有可能寫出精采複雜的管風琴樂曲。
〈例6〉，巴哈《Toccata & Fuge觸技曲與賦格》，BWV565。

樂器經過改良後，越來越完善，與作曲家形成良好互動。樂器越完善，作曲家也就能寫出越好的作品。不只管風琴，當時的大鍵琴、古大提琴、小提琴情況亦同。
150年的巴洛克時期，群芳吐艷，不論是音樂的表現或技巧的炫耀，都吻合著浪漫精神。這個時期的意興風發，在150年後又被古典時期取代了。古典風格意味緊縮，本來肆無忌憚的表達方式又變得中規中矩了。從此點即可知巴洛克時期是非常浪漫的時期。
  2.大鍵琴

       前面提到，巴洛克時期各種樂器經過改良後漸臻完美。大鍵琴是巴洛克時期非常重要的樂器。下面的例子可以聽出，巴洛克時期，經過改良的大鍵琴所達到的完美程度，已經可讓作曲家盡情的表現音樂。
〈例7〉史卡拉第，大鍵琴         
    雖然大鍵琴可算是巴洛克時期最重要的一件鍵盤樂器，不過，如果樂器改良的腳步不停，大鍵琴仍有其缺點，例如它無法控制音色也無法靠觸鍵控制音量。這些都是大鍵琴侷限之處，音樂較難做出表情，故後來被鋼琴取代。
下面舉一首曲子為例，分別由大鍵琴與鋼琴演奏，可比較其不同。
〈例8〉，巴哈，《Partita （組曲》 No.4 in D major》，BWV828。第六段。
大鍵琴演奏：較難表現柔和音色，聲音聒噪， 一出去拉不回來

鋼琴演奏：音色圓潤，力度收放自如
大鍵琴因條件侷限，最後被鋼琴取代。但在巴洛克時期150年中，大鍵琴對音樂貢獻很大。
二、數字低音

音樂史常稱巴洛克時期為『數字低音時期』。
數字低音：指音樂作為伴奏的低音基礎，此時所有音樂幾乎都離不開伴奏的低音基礎，故稱為數字低音時期。
1.演奏的樂器（形成數字低音的伴奏低音基礎的樂器）
〈例9〉韋瓦第，《雙簧管奏鳴曲》
一開始先聽到大鍵琴演奏，接著是大提琴加入，如果聆賞經驗豐富，可知這是準備而已，是伴奏用的低音音樂，主角尚未出現。
此曲音樂的主角是雙簧管，有低音為其伴奏。低音伴奏先演奏，然後雙簧管才進來，之後聆聽重心擺在雙簧管，不會再注意伴奏（大鍵琴與大提琴）。
故凡是聽到大鍵琴與大提琴在演奏，音樂多半尚在預備而已。
大鍵琴和大提琴這二件樂器一組，就是150年的巴洛克時期所有音樂的伴奏，稱『數字低音』。
2.低音伴奏稱為『數字低音』的原因
 當時作曲家在寫低音伴奏時，會在關鍵的幾個音符上面寫一些數字。
例如：P  P  P  P  P  P
      3/5       6      6   3
                      4

作曲家並沒有寫很多音符，只在低音音符上寫幾個數字。會演奏的人，一看到數字，除了知道該彈的低音外，也知道上面要彈什麼和弦。作曲家雖然只簡略寫幾個音符，但寫上數字後由演奏家演出時就十分華麗了，故稱這種低音為『數字低音』。數字低音通常出現在大鍵琴左手。
數字低音另一個特色是，未標明數字的地方，由演奏家自己即興表現。同一份樂譜，不同的演奏家會有不同的演出。故巴洛克時期可說是很即興的時期，很隨性，隨興是一種浪漫，因其隨興，可解釋它是一個浪漫的時代。就因為這是即興的時代，故許多器樂曲如奏鳴曲、協奏曲等，都為演奏家留下許多自由表現的空間，例如協奏曲的cardenza，都是即興的表現。　

日後大家只要聽到大提琴與大鍵琴在低音伴奏，就知道是巴洛克時期的音樂，因為進入古典時期以後，數字低音就消失了。數字低音彷彿是專為巴洛克時期音樂量身訂做一樣。
〈例10〉Corleli，《LA Folia》(Corleli，巴洛克時期作曲家)
《LA Folia》原本是一種舞曲，特色是用一個8小節加8小節的低音基礎，不停的反覆。反覆時，上面的音樂則不停變化。以前我們曾介紹過巴赫的帕薩卡利亞舞曲（Passacaglia）或布拉姆斯第四號交響曲最後一個樂章，都是這種音樂傳統的延續。
此曲是一個8小節前句及8小節後句形成的低音，每經過一個8小節之後再一個8小節，音樂就改變了。音樂改變是因為小提琴的變化，數字低音則不變其演奏模式。

全曲數字低音伴奏一樣(和聲不變)，總共出現２４次，低音的和聲不變，小提琴則不停變化，所謂『從心所欲，不逾矩』，在（低音）不變的原則下盡情的變化，這種音樂只會在巴洛克時期出現。可見巴洛克是一個幻想奔放的時期，更別提此時許多大型作品，如巴赫會寫出《馬太受難曲》、韓德爾的《水上音樂》、《皇家煙火》等音樂，氣勢都是非常壯大。
巴洛克時期的特徵，(1)充滿即興幻想的時代(2)充滿對比也凸顯對比(例如低音一直不動，小提琴則一直在動)。
陸、古典時期（1750-1830）
巴洛克時期的表現肆無忌憚，經150年後這種風氣逐漸冷卻。巴洛克時期的華麗漸漸被視為太花俏，想尋找簡單明瞭的表現方式，這就是古典時期。影響古典時期的一個重要因素，是當時的啟蒙思想。啟蒙思想的精神是重視教育與齊頭平等的權利，那是一個強調教育與理性的時代。這種精神，當然與巴洛克時期的意興風發及盡情揮灑的情感表現不同。
音樂史發展猶如鐘擺定律，到達極限後又會回來。如各時期的演變：
新藝術時期(浪漫)→文藝復興時期(古典)→巴洛克時期(浪漫)→古典時期(嚴謹) →浪漫時期
古典時期強調寫音樂是要讓每個人都聽得懂音樂，非只為少數特別有感受的人而寫。
巴洛克時期：華麗浪漫，不成章法。
古典時期：急遽冷縮，中規中矩。
1.中規中矩的平穩美
〈例11〉海頓，《軍隊交響曲》，第2樂章

音樂四平八穩，等量的，每一句很嚴謹的、很謹慎的在它位子上出現，規矩，不多不少。就是這種音樂取代了巴洛克的燦爛輝煌。

這種音樂不論貴族或平民，大家都能聽，這就是公平原則。是大家都能接受，都能為音樂的美所感動的音樂。
    這類中規中矩的音樂，不論海頓、莫札特或貝多芬，都寫過不計其數的作品。
也許貝多芬比較嚴肅，但如果他的音樂呈現古典的一面，依舊是很古典的。

〈例12〉貝多芬，《第二號交響曲》，第2樂章
貝多芬是古典與浪漫交界的作曲家，但他寫起古典風格的樂曲，充滿古典的平穩之美。

2.光明的喜悅快板
古典時期作曲家寫慢板時注意平穩、寧靜，寫快板時（特別是第3樂章）音樂是快，但主要是往往是帶著喜悅的感覺，因為啟蒙思想叫人要看光明面。
〈例12〉海頓，《D大調大提琴協奏曲》，第３樂章
節奏使人不由得快樂起來，cello先走一次，tutti再帶出來。此段音樂，展現了古典的精神、風格。
〈例13〉莫札特，《第三號法國號協奏曲》，第３樂章
音樂風格與前例甚為接近。此外結構上也是solo先走一次，樂隊再帶出來。

〈例14〉貝多芬，《小提琴協奏曲》，第３樂章
貝多芬大概最不能容忍音樂與人相同，即便相近，他在solo的部分還要多加一次。小提琴solo二次，樂隊才出來。
   這三個例子（例12、13、14）雖然每個曲子不同，表現出來的古典精神、啟蒙思想卻是一致的。
3.古典中的浪漫
古典時期的風格，大方向如此，但當然並非絕對。比如海頓的音樂，有些也會有一點點的浪漫特質。貝多芬寫送葬進行曲也很浪漫，送葬進行曲與啟蒙思想絕對是相背的。莫札特寫鋼琴協奏曲時，有時會寫出讓人很感傷的音樂來，像這樣的瞬間，就是非常的浪漫。

〈例15〉莫札特，《第18鋼琴協奏曲》，第2樂章
寫出這段音樂的莫札特是個浪漫的莫札特。莫札特的鋼琴協奏曲都是為自己寫的，都是他自己彈奏的。樂隊之後的鋼琴樂段，只是短暫、瞬間浪漫的莫札特，整體而言，他應該都是古典的。
柒、浪漫時期（1800-1900）
古典時期與浪漫時期音樂的比較

	古典與浪漫風格比較

	古典時期
	浪漫時期

	客觀
	主觀

	大家的音樂(對大家說)
	個人的音樂（彷彿對你說）

	顧及外表均衡
	內心的、深刻的、神秘情感的表達

	古典是太陽神（Apollo）－主理智
	浪漫是酒神（Dionysus）－主情感

	清清楚楚可以詮釋
	難以形容的、無法下定義


1.單樂章的性格小品
古典時期鋼琴音樂最主要的表現形式是奏鳴曲，但在浪漫時期則是『去奏鳴曲化』，就是盡量不與奏鳴曲發生關係。浪漫時期的鋼琴作品主要是性格小品，奏鳴曲常是三或四樂章的作品，但浪漫要的是瞬間的感動，故常寫個別的、單樂章音樂。

雖說古典時期發展至1830年左右，但浪漫的微風大概1800年就已經吹起，浪漫時期大約是1800-1900年這一百年。
〈例16〉蕭邦，《夜曲》，第一首
喃喃自語，不知所云。任誰聽到這音樂，都不會覺得是太陽神的音樂或是白天的音樂。蕭邦的夜曲有五十幾首，雖名為《夜曲》，並非所有夜曲都是指夜晚的音樂。蕭邦的《夜曲》，並非只有膚淺的字面意義，大概是前面所形容的深刻的、神秘的、無法解釋的東西。這種音樂取代了貝多芬時代的偉大奏鳴曲。

音樂很美，他講了一次之後，第二次就碎碎唸，唸了一大串。這碎碎唸很浪漫的，不是日常生活的中的碎碎唸，是講了一句又來一句。
2.交響詩
古典時期的作曲家在管弦樂上喜歡寫交響曲，但浪漫時期作曲家就不喜歡寫交響曲，喜作交響詩。其實交響詩就是管弦樂上的性格小品。

〈例16〉孟德爾頌，《芬加爾巖洞》 

光是第一句，就跟你講得沒完沒了。這種音樂是個人的音樂，不是在宣告什麼。浪漫的感覺，彷彿在你耳邊呢喃，只對你說話。
捌、國民樂派

浪漫時期 1800-1900年
1800[image: image1.png]


1900
               ↑此時世界興起民族思潮，也開啟了國民樂派（表現國民精神的音樂），與浪漫樂派並行50年。
一、國民樂派的條件：非主流
當時如果是德奧系統如法國、英國都沒有國民樂派，因為他們都是主流。國民樂派都是發生在歐洲邊陲地區，如芬蘭、挪威、俄羅斯、捷克等地，因為這些邊陲地區都受不了主流的霸氣，因此他們也要發聲，表達自己的音樂。此派興起甚好，為已經發展了五十年的浪漫時期注入新血，使浪漫後期音樂的發展，因為有國民樂派的刺激、影響而更加豐沛。
二、國民樂派的風格
1.濃厚的民族風格
國民樂派作曲家也會寫交響曲，但最主要還是寫交響詩。就算他們寫交響曲，也會帶有明顯的民族性格。如德弗札克第8號交響曲第3樂章就是很典型的例子。這是一首交響曲，但絕不會令人覺得是從舒伯特、舒曼等傳統一路下來，它簡直就是一首斯拉夫舞曲。
〈例16〉德弗札克（捷克），《第8號交響曲》，第3樂章

     國民樂派作曲家寫起交響曲，就是有濃厚的民族風味。

2.協奏曲第1樂章：史詩般的歷史傳統

更明顯的是，他們寫協奏曲時民族精神更為強烈。不論哪一位國民樂派作曲家，當他們寫協奏曲第一樂章時，通常會呈現出自己民族史詩般的悠長歷史傳統。
〈例17〉葛利格（挪威），《鋼琴協奏曲》，第1樂章

      好像敘述著自己國家民族的歷史。國民樂派出現在浪漫時期，其民族精神不會脫離浪漫。
2.協奏曲的第3樂章：結合民族舞蹈
第三樂章的快板通常與其民族舞蹈緊密結合在一起。

〈例17〉葛利格（挪威），《鋼琴協奏曲》，第3樂章

    民族舞蹈表現出健康、快樂的民族。有著浪漫基礎的民族風格。
玖、浪漫派後期

   既稱為浪漫派後期，表示新時代將來臨，就是二十世紀的新音樂即將來到。

到後期浪漫時，例如在馬勒、理查史特勞斯等人的音樂中，古典浪漫的語法傳統已至極致。例如馬勒所寫的交響曲，會寫成由一千個人來演奏，一個樂章長至二、三十分鐘，一個曲子有五、六個樂章，顯示傳統的音樂已經無路可走。不只宣告交響曲的結束，而是整個古典、浪漫傳統的結束。
拾、現代音樂
二十世紀的音樂一來臨，令人大為吃驚。二十世紀音樂的革命性前所未有：

1. 擺脫調性的束縛(這是最革命性的一點)，也就是寫無調性的音樂。 
二十世紀當然不盡然都是這種音樂，但最令人吃驚最受人注目的是這種無調性音樂。
前面所介紹的音樂，都是有調性的，就是音樂不論如何發展，總是會落在某個音上，無調性的音樂是宛如沒有地心引力一樣的音樂。
〈例18〉荀柏克(Schonberg)，《五首管弦小品，第4首，Op.16，5/IV》
這首作品寫於1909年，說它前衛，但細想再過一年（2009年）也即將100年了。由此可見，現在的前衛，未必就是來日的古典。這樣的音樂，相信即使再過200年人們還是會覺得它很前衛。
這首音樂不只是無調性，而且語法極不尋常，也無統一模式的節拍。
（現代音樂最忌諱的就是聽起來太過順耳，作曲家無成就感）
現代音樂普遍共同的現象是，焦慮、焦躁、緊張、坐立難安，這種音樂百聽不熟。此曲寫了將近１００年了，還是不熟。他們將音樂所有的東西徹底的連根拔起，像調性是音樂的根，他們連根都拔掉了。現代音樂最大的問題是，他們把一切翻天覆地破壞了，但無法建立新的東西，他們沒有東西可以取代它，所以到現在100年過去了還在徬徨。
    聽音樂不一定要跟潮流，有些現代作曲家認為他們的音樂因為前衛而難懂，就像巴哈的音樂也不能為同時代的人所理解一樣。但這是二回事，人們不懂巴哈的音樂與聽不懂現代音樂並不一樣。現代音樂把調性丟棄了，又找不到可以取代調性的東西，所以音樂永遠讓人感到不安。
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